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Resumo. Essas anotações de leitura, organizadas em forma de resenha, se referem ao 
livro Objetos do olhar: história e arte, que aborda como se dá a produção de sentido por meio 
do olhar que se dirige a determinado objeto, levando em consideração aquele que olha e o 
lugar /tempo em que se dá esse processo. Os vários textos reunidos nesse livro apontam 
para os vários níveis de questões que, cruzadas e partindo tanto do objeto olhado quanto 
do sujeito vedor, constroem sentidos que interessam à história e à arte.
Palavras-chave. olhar, objeto, história.
Gaze: notes on meaning construction
Abstract. These reading notes organized in review form referred to the book Objetos 
do olhar: história e arte, which approach is how the gaze that is directed to a particular 
object produces meaning, taking into account the one who looks and the place/time that 
this process happens. The texts gathered in this book point to the various issues levels 
that crossed and it is both on the looked object and the subject who looks, construct 
meanings that concern history and art.
Keywords. gaze, object, history.
Pedro Ernesto Freitas Lima, Olhar: notas sobre construção de sentidos
130
As obras de arte, consideradas como objetos do olhar, são inesgotáveis 
em sua capacidade de produção de sentido, admitindo incontáveis atribuições 
a partir de um âmbito de subjetividade que lhes ajuízam valores. Isso, somado 
à classificação a qual o objeto é submetido, define posturas a serem colocadas 
frente a eles, como acontece com o estabelecimento do olhar diante dos objetos 
artísticos. Desse processo, entre quem olha e aquilo que é olhado, fazem parte o 
lugar que esses agentes ocupam e o tempo ao qual pertencem. Esse é o argumento 
que justifica a reunião dos artigos realizada por Paulo Knauss e Marize Malta em 
Objetos do olhar: história e arte.
 A fertilidade dessa capacidade de produção de sentidos está nas várias 
dimensões que se cruzam e que constituem o olhar, atrelados a diversas tendências 
que variam conforme épocas, grupos sociais e institucionais, e a abordagens 
possíveis, entre elas material, tátil, técnico, relacional e a sua condição de imagem. 
Ao longo do livro, as escolhas dos modos de abordagem dos objetos mostram 
como funciona a construção do olhar em função do objeto e como são produzidos 
sentidos a partir dessa relação de reciprocidade entre o sujeito vedor e o olhado.
Os artigos, que abordam essencialmente a arte no Brasil nos séculos XIX 
e XX, estão organizados em quatro setores: olhar acervos, olhar objetos, olhar poéticas e 
olhar processos, endossando a ideia do olhar como cruzamento de diversos âmbitos.
A seção olhar acervos procura entender como os processos de constituição 
de coleções podem informar sobre questões que constroem a História da Arte 
para além da questionada perspectiva cronológica que se atêm a sucessão de fatos. 
Analisando duas curadorias da Coleção Didática do acervo do Museu D. João 
VI da Escola de Belas Artes da Universidade Federal do Rio de Janeiro (UFRJ), 
realizadas em 1979 e em 2005, Sonia Gomes Pereira percebe como a primeira, 
realizada por Ecyla Castanheira Brandão, se preocupou em apresentar o acervo de 
forma cronológica, fazendo um paralelo entre a trajetória de mestres e alunos com 
os estilos históricos da História da Arte, enquanto que a segunda, realizada pela 
própria autora do artigo, buscava dar ênfase ao processo de ensino e de prática 
artística. Pereira sugere nessa análise que seria mais compreensível se operássemos 
com uma concepção de História da Arte feita em várias camadas, com durações 
diferentes, em que tradição e renovação se entrelaçam em sincronia. Essa 
abordagem, em detrimento de uma História da Arte que estabelece um caminho 
único, é apropriada para abordar a arte no Brasil para que possamos revisá-la e 
questionar perspectivas de uma arte “fora do lugar”, como que em descompasso 
com a arte europeia.
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O interesse de Luciano Migliaccio em seu artigo é, por meio de um 
inventário das obras de arte europeia conservadas em coleções públicas brasileiras, 
realizado de 2010 a 2012, entender como a recepção da tradição Clássica nos 
acervos da América Latina, mais especificamente de gravuras italianas no Museu 
Nacional de Belas Artes do Rio de Janeiro, se relacionou com a formação do gosto e 
do ensino no campo profissional da arte no Brasil. Muitas das obras dessa coleção, 
basicamente estampas de tradução e reproduções em preto e branco de pinturas, 
empregadas como modelos para estudos de desenho dito “acadêmico”, vieram 
da Coleção Real Portuguesa trazida por D. João VI em 1808. As possibilidades 
de leituras desse acervo se alargam na medida em que, como relata Migliaccio, as 
estampas não só traziam a interpretação pessoal do gravador, como também estão 
assinadas e datadas, informando quem encomendou e a quem foram destinadas.
O texto de Paulo Knauss aborda a coleção de Guttmann Bicho – que foi 
integrada ao acervo do museu do Instituto Histórico e Geográfico de Sergipe 
(IHGSE) –, lançando um olhar sobre o olhar desse artista para investigar suas 
afinidades com produções de outros. Essa coleção se revela como um meio de 
aprofundar os estudos da produção de artistas realizada nas décadas de 1910 
e 1920, entre eles Rodolfo Amoedo, Zeferino da Costa, Belmiro de Almeida e 
Eliseu Visconti, com os quais Bicho conviveu na Escola Nacional de Belas Artes 
(ENBA), entre 1906 e 1910. Isto é uma forma de afirmar a condição de sujeito 
histórico do artista, inserindo-o em determinado contexto e rompendo com 
análises embasadas na categoria de gênio ao evidenciar os diálogos que matinha 
com outros artistas.
Emerson Dionisio Gomes de Oliveira aborda o problema da 
reapresentação de obras colecionadas, particularmente de instalações, em relação 
aos mecanismos de exposição, tensão instaurada muitas vezes a partir da ipseidade, 
ou seja, de uma vontade de manutenção de mesmidade a despeito da mudança. A 
arte contemporânea coloca como possibilidade a modificação da obra não apenas 
no âmbito de sua materialidade, mas também devido a mudanças em seu contexto 
espacial expositivo, já que passam a fazer parte da obra a apresentação expositiva, 
as estratégias de montagem, a relação com a arquitetura ou com o espaço urbano. 
As diferentes versões constroem diferentes obras e diálogos. Essas possibilidades 
colocam o problema para o historiador de arte de como se relacionar com as 
fontes documentais extra-artísticas que sinalizam “discursos autorizados” 
para a orientação de reexibição de obras, problema esse crucial na medida em 
que museus públicos de arte passam a colecionar instalações e performances, 
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suscitando debates em relação a reapresentação, encenação e interpretação. A 
experiência do autor com as instituições brasileiras mostra que a responsabilidade 
de construir registros necessários para a reexibição fica a cargo dos artistas, os 
quais muitas vezes são inacessíveis. Diante da escassez de documentação, as 
instituições tendem a privilegiar a intenção primeira do artista, sem problematizá-
la e “considerando-a como neutra e desprovida de acomodações e adaptações.”. 
Dessa forma, o problema do ver a obra se altera, já que não apenas as indagamos 
“como acontecimento a ver, mas também nos pergunta[mos] de que maneira a 
obra deu-se a ver.”.
Arthur Valle se detém sobre o acervo de arte portuguesa da ENBA 
para discutir a participação dos agentes portugueses no desenvolvimento dessa 
coleção a partir de dois eventos: as aquisições feitas pela ENBA na Exposição de 
Arte Portuguesa, realizada em 1902, no Rio de Janeiro, e a doação efetivada, em 
1926, de pinturas colecionadas pelo luso-brasileiro Luís José Seixas Fernandes. 
O autor reconhece, aqui, como um dos mecanismos decisivos na constituição da 
coleção o interesse por parte de agentes portugueses em consolidar um mercado 
consumidor em ex-colônias.
A segunda seção lança olhares sobre objetos. Os bibelôs, que ocupam o 
interesse de Marize Malta, são operados dentro de uma categoria denominada 
pela autora de “objetos do mal”, já que, para a estética predominante, são 
considerados monstruosidades ou anomalias, cuja condição corriqueira ameaça 
a ideia de grandeza da arte. Dessa forma, são evitados pelas teorias e histórias da 
arte como temas-tabu, “reforçando a ideia das histórias da arte como histórias de 
juízos de valor.”. Por meio desses objetos, mais imagéticos do que utilitários, Malta 
pretende trazer à tona dúvidas sobre os modos de olhá-los e sobre os estatutos 
que constituíram as bases da história da arte e de suas instituições inerentes, o 
museu e a teoria estética, permitindo a consideração de questões antes evitadas ou 
proibidas na área.
As assinaturas de escritores e artistas no leque de Amélia Machado 
Cavalcanti, coletadas entre 1889 e 1945, hábito comum entre damas nos séculos 
XIX e XX, são o objeto de interesse de Maraliz de Castro Vieira Christo, tanto do 
ponto de vista gráfico quanto do semântico. Essa prática revela repertórios dos 
gostos da aristocracia e da burguesia desse período e o momento da carreira em 
que se encontravam esses artistas nesse determinado período, suas relações com o 
mercado e com as instâncias legitimadoras da arte.
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Os textos de Luiz Alberto Ribeiro Freire e Renata Maria de Almeida 
Martins tratam de questões próximas na media em que investigam como saberes 
específicos de determinados grupos sociais determinaram características estéticas 
de determinados objetos. Freire se atém às maquinetas, pequenos oratórios 
do século XIX, produzidas no Recolhimento dos Humildes. Geralmente, era 
exigido daquelas que ansiavam entrar para o Recolhimento o conhecimento 
das técnicas de costura e bordado, o que favoreceu o desenvolvimento para as 
maquinetas de imagens de santos cercadas de elementos recortados, ambos em 
papel. Já Martins se ocupa das trocas culturais ocorridas entre jesuítas e os índios 
Gurupatuba no contexto das missões, identificadas tanto nos materiais da floresta 
e nas técnicas indígenas reutilizadas nas missões, como também nos repertórios 
artísticos europeus aplicados em objetos indígenas, o que complexifica as ideias 
estabelecidas acerca de relações entre dominadores e dominados.
Em olhar poéticas, Maria Bernardete Ramos Flores analisa a imagem 
de Cristo produzida no início do século XX, em especial na obra de Georges 
Rouault. Nesse período, os movimentos artísticos do revivalismo espiritual 
francês, do simbolismo e do decadentismo propunham uma reespiritualização 
da “humanidade” após os “longos anos de materialismo”. A autora destaca o 
que seria um uso político de sua imagem como mártir, ora humano e ora divino, 
por artistas como Marc Chagall, Maurice Denis e Edvard Munch, geralmente 
representado em um cenário deteriorado, similar ao provocado pela I Guerra 
na Europa. A imagem de Cristo foi usada para endossar discursos de ideologias 
e programas diversos, como os nacionalistas, imperialistas, racistas, fascistas, 
liberalistas e anarquistas. Ou seja, diante de um cenário de “inoperatividade”, a 
autora entende que os místicos do início do século XX buscavam uma forma de 
propor a arte como motivadora de uma ação, de uma “operação”, que, no caso, 
conduziria o humano individual e coletivo ao divino absoluto.
O texto de Maria Luisa Tavora propõe uma aproximação entre Isabel 
Pons, Iberê Camargo e Fayga Ostrower. Vivendo no Rio de Janeiro nas décadas 
de 1950 e 1960, atuaram na gravura em um importante momento dessa técnica. 
Nessa aproximação, a autora está interessada no processo imaginativo de suas 
gravuras, do qual afloram experiências pessoais fundamentais a partir do corpo 
como estrutura constituinte da existência do ser-no-mundo, onde “realizam 
colagens de tempos, exercício de memórias e transformação do espaço em tempo. 
(...) O presente singulariza-se contaminado pelas imagens afetivas (...).”. Tavora 
nos mostra como diálogos entre artistas e suas poéticas podem ser propostos pelo 
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olhar do especialista.
Os projetos das revistas literárias brasileiras da primeira metade do século 
XX América Latina, Árvore Nova e Terra de Sol são analisados por Maria de Fátima 
Fontes Piazza. Todas elas eram filiadas a intelectuais egressas das hostes simbolistas 
paranaenses e identificados com a militância do laicato católico. Também, segundo 
a autora, pretendiam “inscrever o país no movimento civilizacional”, reforçando 
tanto a “consciência brasileira” como também realizando intercâmbios culturais 
com a América Latina. Essas revistas são um importante registro do que era 
praticado no período em termos de projeto gráfico e emprego de elementos 
tipográficos, funcionando não só como espaço de sociabilidade intelectual, mas 
também criando cânones gráficos e plásticos. A tiragem e a curta duração desses 
periódicos indicam a dimensão de leitores e consumidores de impressos no país e 
a quimera que enfrentavam (ou ainda enfrentam), onde nem o capital simbólico e 
nem a posição intelectual ocupada por seus editores garantiam o sucesso de seus 
projetos.
Na seção olhar processos, podemos dizer que os textos se preocupam com 
questões que participam de forma contundente da realização artística. Ana Maria 
Tavares Cavalcanti, a partir de alguns exemplos de pinturas do final do século XIX, 
aborda a avaliação da crítica de arte francesa desse período no tocante ao desejo 
de encontrar nas obras uma “pulsação” de “vida”. Longe de ser uma novidade, 
a questão que interessa à autora é a “permanência, validade e atualidade” dessa 
abordagem no século XIX, questão essa presente desde o Renascimento.
Luciene Lehmkuhl faz uma leitura da importância que tiveram, para 
artistas brasileiros, os prêmios de viagem ao estrangeiro oferecido pelo Salão 
Nacional de Belas Artes e pela ENBA nas décadas de 1920 e 1930, particularmente 
para aqueles que foram para Paris e que expuseram no Salon de la Société 
Nationale des Beaux-Arts, no Salon des Indépendants, no Salon d’Automne e no 
Salon des Tuileries. Ainda que o contexto seja semelhante, a autora verifica que, 
devido as atuações diferentes que tiveram esses artistas, se mostravam múltiplas 
as possibilidades de atuação e de inserção no meio artístico, seja no Brasil, seja 
na Europa, sugerindo disputas importantes entre diferentes artistas, críticos, 
galeristas, professores e jurados.
Se atendo ao uso de espelhos em textos e em obras de Michelangelo 
Pistoletto produzidas nas décadas de 1960 e 1970, no contexto do 
experimentalismo, Marco Antônio Pasqualini de Andrade desdobra a discussão 
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sobre o uso desse objeto nas obras de Lygia Clark, Nelson Leirner, Cildo Meireles, 
Iole de Freitas e Waltercio Caldas. Elegendo a recorrência do espelho como 
condutor dos diálogos entre esses artistas, o autor amplia sua pesquisa e seu olhar 
para além de questões locais, se atendo a uma clivagem de repertório linguístico 
comum.
Rogéria de Ipanema aborda as imagens de Angelo Agostini, produzidas 
durante o período de D. Pedro II, como sujeitos da história, detentoras de caráter 
público e de uma “atividade social mediadora de ideias, olhares e lugares” que 
amplia o “tempo cultural da imagem” ao proporcionar uma fonte de reflexão e 
discussão política.
Finalmente, Artur Freitas aborda a presença de um porco vivo na obra 
Ambiente porcoral, de João Ricardo Moderno exposto no MAC-PR em 1972, no 
IV Encontro de Arte Moderna, em Curitiba. O autor constrói uma interpretação 
da provocação do olhar proposta pela ação de Moderno a partir de análises 
dos olhares de diversos agentes envolvidos na obra: do público, do artista com 
seus pressupostos poéticos e ideológicos, e do crítico Frederico Morais, o qual 
convidou Moderno para participar do evento em questão. Podemos destacar que 
a recepção problemática da obra pelo público local aponta para a impossibilidade 
de se pensar em uma produção de vanguarda em termos nacionais, tão variada era 
a produção artística nas diversas regiões do país considerando um mesmo recorte 
temporal. 
A feliz escolha do artigo de Freitas para encerrar o livro reforça o 
argumento central da obra, isto é, o que está em discussão são os olhares, as 
abordagens possíveis sobre um objeto e as possibilidades de sentido que daí 
emergem.
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